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(Forlsetzung.) 


Bedeutender noch als die genannien war ein 
anderer Künstler von. Sevilla: Luis de Vargas 
(1502 — 1568), der sich in Nalien in der Schule des 
Perin del Vaga gebildet haben soll. Bei ihm herrscht 
die Richtung der römischen Schule vor und in ein- 
zelnen seiner Werke soll er sich aufs Glücklichsle 
der anmuthvollen Grazie und Reinheit Raphaels an- 
schliessen. Die Kirchen von Sevilla besitzen man- 
nigfache Werke seiner Hand, die vortrefflichsten be- 
finden sich in der dortigen Kathedrale. Unter den 
letzleren ist insbesondere sein „Quadro de la gamba“ 
berühmt. Es stellt Adam und Eva dar, dahinter 
mehrere Greise, wahrscheinlich die Erzväter, und ei- 


=> 


Verleger George Gropius, 
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nige Kinder; alle sehen flehend zu der Jungfrau em- 
por, die in einer Glorie über ihnen schwebt. Die 
Hauplfignr ist Adam, von ausgezeichneler Vollendung; 
die meisterhafte Behandlung des einen Schenkels 
(gamba) dieser Gestalt hat zur Bezeichnung des Ge- 
mäldes Anlass gegeben. Andre treffliche Bilder der 
Kathedrale sind: ein Altarwerk mit verschiedenen 
Darstellungen, unler denen vornehmlich eine Anbe- 
tung der Hirten ausgezeichnet ist, und eine Darslel- 
Jung im Tempel, Die weiblichen Gestalten sind hier 
ganz von dem Geiste Raphaels erfüllt; andres jedoch 
erinnert mehr an Michelangelo. — In der Gallerie 
Esterhazy zu Wien wird dem L. de Vargas eine 
höchst anziehende Maria mit dem Kinde zugeschrie- 
ben, die indess mehr den besseren Leistungen des 
Annibal Caracci parallel zu stellen sein dürlte, 
Unter der bedeutenden Anzahl spanischer Künst- 
ler, welche in Italien, vornehmlich in der Schule 
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des Michelangelo, gebildet waren oder einer ähnli- 
chen Richtung folgten, sind nach den vorgenannten: 
Pedro de Villegas Marmolejo und der Römer 
Mateo Perez de Alesio, beide Nachfolger des 
Luis de Vargas und zu Sevilla ihälig, — Gaspar 
Becerra, der vornehmlich zu Madrid, als Bildhauer, 
Archilekt und Maler arbeitete, u. a. zu nennen. Die 
Blüthe dieser Meister fällt in die spätere Zeit des 
sechzehnten Jahrhunderts. — Gleichzeitig mit dic- 
sen blühte in Valencia Vicente Joanez (1523 — 
1579, fälschlich Juan de Juanez genannt), bei dem 
man, ähnlich wie beim Pedro Campaña, noch die 
Nächklänge der älteren Schule gewahrt. Von ihm 
sind im Museum zu Madrid u. a. vier Darstellungen 
aus dem Leben des h. Stephan und ein Brustbild des 
Erlösers vorhanden. In den lithographischen Nach- 
bildungen dieser Werke erkennt man eine dem Scho- 
reel oder Bernhard van Orley verwandte Richlung, 
die im Einzelnen zwar noch viel von dem gemülh- 
vollen Wesen der früheren Zeit hat, häufig jedoch 
auch eine beträchtlich manierirte Nachahmung flo- 
renlinischer Art nnd Weise zeigt. Ein Bild des Hei- 
landes in der Gallerie Esterhazy steht ebenfalls den 
genannten Niederländern zur Seite. Wie weit das 
Urtheil spanischer Schriftsteller, welche den Vicente 
dem Raphael gleich schälzen, auch wohl gar (wie 
Palomino) über diesen stellen. begründet sei, muss 
hier dahingestellt bleiben. Vicente Joanez soll eine 
bedeutende. Schule gestiftet haben. 

Ebenso jedoch, wie bei den Niederländern, fand 
auch bei den Spaniern im weileren Verlauf des sech- 
zehnten Jahrhunderts eine Veränderung der italieni- 
schen Studien Statt. Nachdem sie das Formenslu- 
dium unter der Leilung der Römer und Florentiner 
-beseitigt hallen, so wandten sie sich dem ausgebilde- 
ten Colorite der Venelianer, vornehmlich Fizians, 
‚zu, und brachten es auch in dessen Beobachtung zu 
eigenthümlich glücklichen Erfolgen. Zu den bedeu- 
tendsten spanischen Malern, welche in solcher Rich- 
tung sich ausgebildet halten, gehören: Alonso San- 
chez Coello, aus dem Königreich Valeneia gebür- 
tig, Hofmaler Philipps II., und vornehmlich Joan 
Fernandez Navarrete, el Mudo {der Stumme 
1526 — 1579), ebenfalls Philipps II. Hofmaler, Na- 
varrete führt den Beinamen des spanischen Tizian 
und soll diesem Meister, als dessen Sehäler er be. 
-zeichnet wird) vornehmlich in seinen früheren Wer- 
‘ken sehr nahe kommen; in seinen späleren trelen 


die charakterislischen Eigenthümlichkeiten der spani- 
schen Kunst mehr hervor. Zu diesen gehört eins 
seiner vorzüglichstien Gemälde, welches sich gegen- 
wärtig in der Gallerie des Marschall Soult zu Paris 
befindet: die Aufnahmeder drei Engel bei Abraham. — 
Juan Pantoja de la Cruz, Schüler des A. S. 
Coello und gleichfalls Hofmaler bei Philipp H., ist 
einer der ausgezeichnetsien Portraitmaler Spaniens; 
in seinen Bilderg bemerkt man wiederum eine, der 
venelianischen Schule verwandte Aulfassungsweise. 
Portrait Carl’s V. im Museum von Madrid. — 

Das siebzehnte Jahuhundert bezeichnet, wie in 
den Niederlanden, so auch in Spanien die grosse 
Nachblüthe der Kunst, die hier ebenfalls die bedeu- 
tendsten Erscheinungen hervorgebracht hat. Die 
festere Begründung der katholischen Kirche, die 
durch den eisernen Willen Philipps II. durchgeführt 
war, halle auch hier, nach mannigfach vorangegan- 
genen Glaubenswirren, wiederum der Kunst eir fe- 
stes Fundament bereitet, und derselbe glühende, 
schwärmerische Eifer, dieselbe derbe Unmiltelbar- 
keit, die in den religiösen Angelegenheilen hervor- 
traten, bildeten auch die Grundzüge dieser neuen 
Richtung der Kunst. Die Studien in Italien, beson- 
ders die lelzterwähnten in der Schule oder nach den 
Werken der Venelianer, hallen zu der Entwickelung 
der nalionellen Eigenthümlichkeilen hingeleitet, von 
namhaftem Einfluss auf dieselben war im Anfange 
des siebzehnten Jahrhunderis noch die Malerei von 
Brabant, vornelimlich Rubens, der sich persönlich 
in Spanien wirksam zeigte, und van Dyck; dessen 
Schule von mehreren Spaniern besucht ward. Man 
unterscheidet in der spanischen Malerei des siebzehn- 
ten Jahrhunderts (wie auch schon früher, — wenn 
gleich, wie es scheint, nicht mit ähnlicher Bestimmt- 
heit) verschiedene Schulen, unter denen vornehm- 
lich die Schule von Sevilla durch die bedeuleude 
Mehrzahl vorzüglicher Meister ausgezeichnet ist. 

Die Meister der Schule von Sevilla dieser 
Zeit zerfallen in zwei Hauptreihen, von denen die 
erste, die eigenthümliche Richtung der Schule be- 
gründend, um den Anfang, — die andre um die 


- Mitte des siebzehniten Jahrhunderts blühte; letztere 


enthält die berühmtesten Namen der spanischen 
Kunstgeschichte. Zu der ersten Reihe gehören vor- 
nehmlich die folgenden: Francisco Pacheco (1571 
— 1654), noch jener älteren Richtung der Schule 
(des Luis de Vargas und seiner Nachfolger) angehörig 
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und ungefähr dem Ann. Caracei vergleichbar; in die- 
ser Art von ihm ein Bild der Gallerie Esterhazy. zu 
Wien: Moses, der an den Fels schlägt. Unter sei- 
nen Arbeilen in Sevilla ist besonders ein jüngstes 
Gericht in S. Ysabel anzuführen. — Juan de las 
Roelas (1558 — 1625) brachte das Colorit der vene- 
tianischen Meister nach Sevilla und ist als einer der 
vorzüglichsten, selbständig ausgebildeien Meister zu 
rühmen. Sein Hauptwerk ist in der Kathedrale von 
Sevilla, eine Darstellung des St. Yago, der auf ge- 
waltigem weissem Ross, mit fliegendem Ordensman- 
tel, das Schwert in der Rechien, den Christen den 
Sieg über die Mauren erkämpft; das Bild ist von 
ausserordentlicher, höchst ergreifender Wirkung. 
Vieles Andre in andren Kirchen von Sevilla. — 
Francisco de Herrera el viejo (1576 — 1656), 
ebenfalls durch Begründung eines kräfligen Colorits 
und durch Einführung eines kühnen Pinsels in die 
Schule von Sevilla ausgezeichnet. Hauptwerk: das 
jüngste Gericht in S. Bernardo zu Sevilla, worin 
eine gewaltige Kraft der Composition und ein be- 
deutender Eilckt, durch wenige grosse Farben- und 
Licht- und Schattenparlieen hervorgebracht, sich zeigt. 
In der Gallerie Soult zu Paris ein treffliches Ge- 
mälde desselben Künstlers, eine Versammlung von 
Kirchengelehrten, in welcher der h. Basilius seine 
Vorschriften diclirt. DerSohn dieses Malers: Fran- 
“cisco de Herrera el mozo scheint mehr auf ei- 
nen äusserlichen Eifekt hingearbeitet zu haben. — 
Andre gerühmte Meister derselben Zeit und verwand- 
ter Richlung sind: Alonso Vasquez, Augustin 
del Castillo (dissen Sohn Antonio den Vater 
noch übertraf) und sein Bruder Juan del Castillo, 
der vorzugsweise als Lehrer des Cano, Moya und 
Murillo anzuführen ist. 
(Forlsetzung folgt.) 


Munstliteratur. 


Denkmale der Baukunst des Mittelalters in 
Sachsen. Bearbeitet und herausgegeben von 
Dr. L. Puttrich, ete. Erste Abtheilung, zweite 
Lieferung. Leipzig, 1836. 

(Beschluss.) 


Wichtiger indess wie durch ihre Architektur 
und die mit derselben verbundenen Zicrrathen ist 


die Kirche von Wechselburg dadurch, dass sie — 
gewiss ein höchst seltenes Beispiel! — noch die ur- 
sprüngliche Kanzel und den Schmuck des Hochalta- 
res, beides, wie die Kirche selbst, im spät-byzanti- 
nischen Style und mit den merkwürdigsten, ihrer 
Errichtung gleichzeitigen Sandstein-Sculpturen verse- 
hen, besitzt*). Die Gesamnit-Anordnung beider, so- 
wie einzelne ihrer Sculptüren waren bereits im er- 
sten Hefte mitgetheilt; im zweiten finden sich die 
übrigen von diesen Sculpturen dargestellt und, nach 
Zeiehnungen von Geyser jun., von verschiedenen 
Münchner Künstlern lithographirt. Wir wollen bier, 
ohne aufs Neue über die interessante architektoni- 
sche Gestaltung beider Haupt-Gegenstände einzugehen, 
nur eine flüchlige Uebersicht der an ihnen vorhande- 
nen Sculpturen, welche meist aus Hautreliefs, zum 
Theil aus freien Statuen, bestehen, geben. An der 
Kanzel ist vornehmlich die Brüstung reich damit 
verziert. In der Mitte der Vorderseite die Gestalt 
des tlıronenden Erlösers, als Weltenrichters, in demm 
alterihümlich hergebrachten byzantinischen Typus, 
dessen Molive aber mit geislreicher Freiheil benutzt 
sind; um ihn her die vier Symbole der Evangeli- 
sten. Zu seinen Seiten, an den schmalen Eckleldern, 
die Geslallen der Maria und des Täulers Johannes, 
der Fürbilter am Tage des Gerichtes, beide stehend 
und die Hände in flehender Geberde emporgehoben; 
der Faltenwurf der Gewandung bei beiden von vor- 
züglicber Schönheit und in grossen edlen Linien an- 
geordnet. An der einen Seilenwand sicht man das 
Wunder der ehernen Schlange, an der andern das 
Opfer Abrahams .dargestellt, leizieres der Composi- 
tion nach ganz in der Weise wie an den ältest-christ- 
lichen Sarkophag-Sculpluren, zugleich aber, wenig. 
stens in der Gestalt des Abraham, in einer eigen- 
thümlich grossarligen Weise belebt. Beide Darsiel- 
lungen deuten, nach jener altchristlichen Symbolik, 
welche sich das gesammie Mittelalter hindurch erhal- 
ten hat, auf den Opfertod des Eslösers und schlies- 
sen sich dem Mittelbilde somit, wie die Verheissung 
a ren 
*) In der allen Liebfrauenkirche zu Halberstadt befinden 
sich, zu Anfange des Chores, zwei niedrige, im by- 
zantinischen Geschmack verzierte Mauerbrüstungen, 
welche unstreitig ebenfalls als die alten Kanzeln (de_ 
ren man ursprünglich zwei, für das Evangelium und 
für die Epistel, bedurfte) zu betrachten sind, Andre 


Beispiele sind dem Referenten in Deutschland nicht 
bekannt, 
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der Erfüllung an. Doch scheint dieser Cyklus noch 
eine grössere Ausdehnung gehabt zu haben; wenig- 
siens finden sich an der Unterwand unter der Dar- 
stellung der ehernen Schlange noch die beiden Halb- 
figuren (das Untertheil derselben ist beschädigt) von 
Abel und Cain, beide von einer vorzüglichen Schön- 
heit und geistreichen Charakteristik. Sie waren be- 
reils in der ersten Lieferung in einem etwas grösse- 
ren Maassstabe abgebildet (sind auch bei der Gele- 
genheit von uns schon näher besprochen worden). 
Von ähnlicher Vorzüglichkeit, wennschen den 
eben genannten Halbfiguren nicht ganz am Werthe 
gleich, sind sodann die Sculpturen, welche den rei- 
chen Bau des Hoechaltares schmücken. Diese bieten 
noch das eigenthümliche Interesse, dass die ursprüng- 
liche Bemalung an ihnen erhalten ist, während an 
denen der Kanzel keine Spur von Farbe gefunden 
wird. Zuoberst die überlebensgrossen Statuen des 
gekreuzigten Erlösers, der Maria und des Evangeli- 
sten Johannes. Christus ist, wie gewöhnlich in der 
byzantinischen Kunst, mit einer Schürze bekleidet, 
die Füsse jedoch mit Einem Nagel an das Kreuz 
geheftet. Sein Körper, vornehmlich der Oberkörper, 
ist bereits trefflich ausgebildet, ebenso auch die 
Beine, doch diese im Verhältniss etwas zu fein. Die 
drei Arme des Kreuzes haben einen rosetlenförmigen 
Ausgang, darauf drei Halbfiguren angebracht sind: 
zuoberst Gott Vater, niederwärts deulend, einen Vo- 
gel (die Taube des h. Geistes) auf dem Arm; zu den 
Seiten zwei liebliche geflügelte Engel, welche die 
Arme in klagender Geberde gegen Christus ausstrek- 
ken. Am Fasse des Kreuzes liegt eine männliche 
Gestalt mit langem Bart, in weitem weissem Ge- 
wande, welches mit der Kopfbedeckung Ein Stück 
ausmacht und in vorzüglich schönen Falten den Kör- 
per umifliesst; in einem Kelche scheint er das Blut 
des Erlösers aufzufangen. In Rücksicht anf die Be- 
deutung dieser Figur führt der Kelch zunächst auf 
die Vermuthung, dass sie den Joseph vom Arimathia 
(— „als Repräsentanten des erleuchteten patriarcha- 
lischen Judenthumes“ —) darstelle, der in dem gefeier- 
ten heil. Gral, der Legende zufolge, das Blut Christi ge- 
sammelt hat; auch spricht der Herausgeber diese Ver- 
muthung als die wahrscheinlichere aus, aber die 
Lage der Figur dürfte dem vielleicht nicht ganz an- 
gemessen sein; das weile weisse Gewand lässt den 
Herausgeber auch auf die Person des Lazarus schlies- 
sen, aber hier scheint wiederum der Kelch nicht am 


Ort: — gewöhnlich wird in ähnlicher Stellung am 
Fusse des Kreuzes der irdische Ahnherr Christi, Jesse 
(Isai, der Vater Davids) dargestellt, doch möchte 
auch hier der Kelch befremden, wenn man ihn in 
solcher Beziehung nicht vielleicht einfach als das 
Symbol der Erlösung, welche durch Christi Opfer- 
tod auch den Frommen des alten Bundes zu Theil 
wurde, betrachten will. Jedenfalls dürfte auch diese 
Figur, wie die gesammte Darstellung, wiederum zur 
genaueren Erforschung der christlichen Symbolik An- 
lass geben. Von vorzöglicher Schönheit ist sodann 
die Gestalt der Maria, in Bezug auf Körperform und 
Verhältniss, auf Geberde und den in anmuthvoller 
Würde ausgebildeten Fallenwurf der Gewandung; 
ähnlich, obgleich diesen Vorzägen vicht ganz gleich, 
die Figur des Johannes; beide steheu auf angstvoll 
niedergestürzten gekrönten Männern, von denen der 
eine jugendlich bartlos, der andre bärtig ist: der 
Herausgeber vermulhet in ihnen eine Darstellung des 
überwundenen Heidenthumes und des pharisäischen 
Judenthumes, eine Gegenüberstellung, die indess durch 
die Eigenthüwlichkeiten der Figuren nicht weiter 
motivirt ist, wennschon im Allgemeinen die Besie- 
gung eines bösen Principes darin ausgesprochen sein 
muss. 

Höchst anziehend sind ferner die Figuren, welche 
in den Nischen an den Seiten Theilen des Altarbaues 
angebracht sind und die der Herausg. als Josua und 
David, Samuel und Salomo erklärt. Das königliche 
Ornat, Krone, Scepter und Saitenspiel, mit wel- 
chen Insignien die sweite Figur versehen ist, recht- 
ferligen bei dieser die Benennung vollkommen und 
deuten somit wenigsiens auf die Sphäre des alten 
Testamentes, als welcher auch die übrigen Personen 
angehören müssen. obschon man geneigt sein dürfte, 
zwischen ihnen unter einander, und auch vielleicht 
zu den Figuren des Oberbaues, speziellere Bezüge 
zu suchen. Doch können wir die Annahme des Her- 
ausgebers nieht geradezu widerlegen. In sämmtlichen 
Figuren ist hier eine ausserordentliche Schönheit und 
Einfalt der Linienführung, welche den wohltkuend- 
sten Eindruck auf das Auge des Beschauers hervor- 
bringt; die Gestalt, welche der Herausgeber als Sa- 
muel benennt, trägt einen Mantel, dessen Faltenwurf 
an die reiflichst durchdaehten Formen der antiken 
Toga erinnert, und doch ist in der Bewegung der 
Geslalt eine Milde, welche nur in den Werken christ- 
licher Kunst gefunden wird; der jugendliche König 
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neben ihm (Salomo) trägt das Gepräge der holdesten 
Naivetät. Endlich befinden sich unlerwärts, in den 
Ecken über den untersten Bögen, noch ein Paar 
Brustbilder, die wiederum, und vornehmlich das eine; 
den liebenswürdigsten Siyl erkennen lassen. Der 
Herausgeber erklärt sie als Engel, und in der That 
dürften die Scepter-arligen Stäbe, die sie in den Hän- 
den tragen (analog der älteren Darstellungsweise, 
welche die Engel stets als Boten charakterisirt), ob- 
gleich den Figuren die Flügel fehlen, diese Erklärung 
rechtfertigen; doch ist es bei dieser Deutung auflal- 
lend, dass gleichwohl die am Krucifix dargestellten 
Engel mit Flügeln versehen sind; ausserdem iragen 
dieFigurenHeiligenscheine (die übrigens denEngelu häu- 
fig auch zukommen), und es dürfte die Frage sein, ob 
hier nicht vielleicht einPaar heiliger Schutzpa trone des 
Altares dargestellt sein möchten, was freilich mit 
dem Gesammicyklus der Altarfiguren nicht recht zu 
slimmen scheint. 


Am Eingange zum Altar-Raum, an den Eckpfei- 
lern, welche denselben vom Queerschiff sondern, 
stehen in geringer Höhe über dem Boden noch zwei 
Statuen, beide wiederum von vortrefllicher, grossar- 
tiger Arbeit. Die eine stellt einen Krieger, in bei- 
nahe antikem, römischem Kostüm, die andre, wie 
es scheint, einen Priester in weiter feierlicher Ge- 
wandang, mit einem Scepier in der Hand, aber ohne 
die besonderen Abzeichen christlichen Rituals, dar. 
Der Herausgeber vermuthet in jenem das Bildniss 
des Gründers der Kirche, in diesem das desjenigen 
Geistlichen, welcher die Einweihung vollzog. Die- 
ser Ansicht kann Ref. nicht wohl beistimmen. Bei 
Portraildarstellungen würde man gewiss, wie es aus 
allen sicheren Beispielen der Art hervorgeht, das 
Kostüm der Zeit beobachtet, gewiss nicht eine ide- 
ale Behandlung angewandt haben. Es dürfte sich 
vielmehr als wahrscheinlich herausstellen, dass auch 
diese Statuen zu dem Bilder-Cyklus des Altares in 
einer besondern Beziehung stehen, und ihrer Eigen- 
ihümliehkeit gemäss, sowie in Rücksicht auf die 
dort dargestellten Figuren des allen Testaments, 
möchte man hier am Besten auf die Personen des 
Josua und Aaron ratlıen können. Wichtig ist noch 
der Umstand, dass beide Staluen mit den Pfeilern, 
an welche sie sich anlehnen, aus Einem Stück ge- 
arbeitet, also gleichzeilig mit dem Bau der Kirche 
sind, was sodann auch einen ähnlichen Schluss für 


die übrigen, im Styl vollkommen verwandten Sculp- 
turen erlaubt. 

Endlich ist noch des Grabsteines zu erwähnen, 
welcher die Bildnisse des Stifters der Kirche, des 
Grafen Dedo IV. (st. 1190), der als solcher durch 
das Modell der Kirche in seinem rechten Arme be- 
zeichnet wird, und seiuer Gemahlin enthält. Beide 
Figuren tragen das Gepräge desselben Styles, wie die 
übrigen vorhandenen Sculpturen, auch ist die Ge. 
wandung an ihnen wohl verstanden; doch erscheint 
letztere (wenigstens in der Zeichnung) auf cine mehr 
wulstige Weise ausgeführt. — 

Alle änsseren Umstände scheinen hier darauf 
hinzudeuten, dass die sämmtlichen so eben besproche- 
nen Sculpturen, sowie auch das Gebäude selbst, ei- 
ner und derselben Periode, undzwar der um den Schluss 
des zwölften Jahrhunderts, angehören auch tritinoch 
nirgend das Gepräge der neuen Kunstweise, welche 
sich im Verlauf des dreizelinten Jahrhunderts, in 
Deulschland verbreitele, mit Enischiedenheit hervor. 
Kein namhafles, der golhischen Architektur angehö- 
riges Motiv in den ursprünglichen Theilen des Ge- 
bäudes, kein bestimmtes Motiv des verwandten bild- 
nerischen Siyles, den man (wie auch die golhische 
Archilektur) als den germanischen zu bezeichnen 
begonnen hat, in den Sculpiuren; oder wenn in die- 
sen eiwas von dessen weicherer Bildungsweise her- 
vorlritt, so zeigt es sich doch augenscheinlich, dass 
dies unmittelbar aus dem subjecliven Gefühle des 
Künstlers, nicht durch ein neues, abweichendes Gesetz, 
hervorgebracht ist. Wenigstens kann dergleichen 
nur als der Beginn eines noch unwillkührlichen Ue- 
berganges zu den nach dieser Zeit hervortreleuden 
neuen Richtungen in Leben und Kunst betrachtet wer- 
den. Vielmehr ist das Element, i» welchem sich 
diese Sculpturen bewegen, vorherrschead noch das 
der byzantinischen Kunst, aber die Molive derselben 
sind durchweg (nor mit Ausnahme des noch in Et- 
was mehr alterthämlichen Christusbildes an der Kan, 
zel) mit einer so lebendigen Freiheit benutzt, mh 
einem so lauteren Gefühle ausgebildet, dass in der 
That schon ein geübtes Auge dazu gehört, um im- 
mer noch den byzanlinischen Charakter durchblik- 
ken zu sehen. In mehreren Partieen ist sodanu 
auch (wie in der italienischen Kunst des dreizehnten 
Jahrhunderts) der byzantinische Typus mit grössiem 
Glück auf seine ursprüngliche Quelle, auf die Bil- 
dungsweise des classischenAlterlbuines, zurückgeführt, 


70 


ja dies geht so weit, dass man im Einzelnen direkte 
Studien nach der Antike vorausseizen möchte, ob- 
gleich wohl nirgend das eigenthümliche Gepräge 
christlicher Auffassung vermisst wird. Vor Allen 
irifft diese Bemerkung jene beiden höchst. sehönen 
Halbfiguren des Abel und Cain; der Herausgeber be- 
zeichnet den Kopf des ersteren, seiner Formenbil- 
dung nach, geradezu als einen „wahren Niobe- 
Kopf.“ *) 
Sind nun diese Umstände allerdings zwar im 
höchsten Grade überraschend, so findet sich doch 
nichts in ihnen, was die angenommene Zeit der An- 
ferligung verdächtigen könnte. (Höchstens dürfen 
wir dieselbe, wenn wir auf die äusseren, jedoch 
wahrscheinlichen Umstände keine Rücksicht nehmen, 
bis in die ersien Jahrzehnte des 13ten Jahrhunderts 
oder elwa bis gegen dessen Mitte hinabseizen.) Schon 
mehrfach ist in neuster Zeit — und Referent hat in 
diesen Blättern das Seinige dazu beigetragen — auf 
eine namhafte Anzahl von Werken bildender Kunst 
in Deutschland aufmerksam gemacht worden, welche 
sämmtlich der Periode um den Anfang des dreizehn- 
ten Jahrhunderts angehören und in denen sich ebenso 
-die Anzeichen eines ähnlich bedeutsamen Aulschwun- 
ges der Kunst, in derselben Richtung wie bei den 
Wechselburger Sculpturen, kund geben, wenn frei- 
lich die leizleren bis jetzt alles Andre noch weit 
überragen. Den Bildungsgang der Künstler, welche 
diese Sculpturen angeferligt, nachzuweisen, möchte 
indess bei dem gegenwärtigen Stande der Kunstige- 
schichte noch immer seine grossen Schwierigkeilen 
haben. Die direkten Erinnerungen an die Anlike 
sind auf den Einfluss italienischer Kunst gedeutet 
worden; doch dürfte eine solche Ansicht sehr pro- 
blematisch sein, da bisher, bei den sorglichsien Kunst- 
forschungen, in ltalien vor der Zeit des Nicola Pi- 
sano (und im spälesien Fall wären die Wechsel- 
burger Sculpturen mit dessen frühsten Jugendarbeiten 
‚gleichzeilig) noch nichts, was irgend eine namhafte 
*) Vielleicht dürfte sich eine Gelegenheit finden, die 
Köple des Abel und Cain in Gyps abformen zu las- 
sen. Gewiss würde durch eine Verbreitung solcher 
Gypsabgüsse, für die es aul keine Weise an Abneh- 
mern fehlen kann, den Freunden mittelalterlicher 
Kunst ein werther Dienst geleistet werden, indem 
natürlich im Abguss das Wesen des plastischen Kunst- 
werkes ungleich klarer erkannt werden muss, als in 
einer kleinen Zeichnung. 


Bedeutung hätte, ans Licht getreten ist*). Und was 
ein spezielles Studium der Antike anbetrifft, so be- 
fanden sich auch in jener frühen Zeit einzelne Werke 
derselben in Deutschland, welche immerhin wenig- 
stens geeignet sein konnten, den Sinn sirebsamer 
und hochbegabter Künstler auf eine würdige Bahn 
zu leiten; um nur Ein Beispiel anzuführen, so sieht 
man noch gegenwärlig an einem Reliquienkasten im 
Zitter der Stiftskirche zu Quedlinburg, dessen An- 
ferligung um das J. 1200 durch eine Inschrift fest- 
steht, einen grossen, in Amethyst geschnitlenen an- 
tiken Bacchus-Kopf von vorzüglicher Schönheit an- 
gebracht, der, gegenwärlig zwar etwas beschädigt, 
gewiss schon im Stande sein durfte, zu einer classi- 
schen Auffassung der Naturformen Anlass zu geben. 

So trelen denn die in Rede stehenden Lieferun- 
gen des Putitrich’schen Werkes als ein sehr wichli- 
ger und gewiss folgereicher Beitrag in die Wissen- 
schaft der deutschen Kunstgeschichle hinein. Auch 
in den Forlsetzungen haben wir ähnlich bedeutsame 
Mittheilungen zu erwarten. Bereits für das nächste 
Heft der ersten Abtheilung verspricht der Heraus- 
geber Darstellungen der goldnen Pforte zu Frey- 
berg und der ‘an ihr vorhandenen Sculpturen, 


‚welche mit denen der Kirche zu Wechselburg eine 


autlallende Verwandschaft haben. Ref. hat bereits 
das Vergnügen gehabt, einige dieser Blätter zu se- 
hen, die nieht minder anziehende Darstellungen ent- 
hallen und der Gesammt-Erscheinung des Heftes mit 
Begierde entgegen schen lassen. — In den folgenden 
Heflen der zweiten Abtheilung wird die Domkirche 
von Naumburg behandelt werden. Auch die hier- 
auf bezüglichen Blälter hatte der Herausg. die Güte 
dem Referenten milzutheilen, und wie die archilek- 
ionischen Theile dieses interessanten Bauwerkes, so 
sind namentlich die dort befindlichen berühmten Sta. 


*) Auch die, noch nicht genügend gewürdigte Statue des 
Kaiser Friedrich l. (reg. von 1215 — 1250), welche 
sich zu Capua, in einer Nische neben dem römischen 
Thore, befindet, ist bestimmt nicht älter als die\Vech- 
selburger Arbeiten. Auch sie hat in der Gesammt- 
Anlage, in der ruhig steilen Stellung der Beine, in 
der Behandlung des Faltenwurfes, noch immer viel 
Byzanlinisches, obgleich die Auffassung ebenfalls 
schon von einer schönen, lebendigen Freiheit, mit 
ähnlichem Eingehen auf das Vorbild der Antike, zeugt. 
Die Brustpartie ist namentlich sebr gut ausgeführt, 


Kopf und Hände sind leider nicht mehr vorhanden. 
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tuen aus der Periode des entwickelten germanischen 
Styles in diesen Zeichnungen mit einer Vollendung 
und Treue dargestelll, welche allen Ansprüchen 
Genüge leistet und somit auch bier die reichsten 
Beiträge zur Geschichte der vaterländischen Kunst 
verheisst. Ueberhaupt sind die Sammlungen des 
Herausgebers gegenwärlig zu einem solchen Reichthum 
angewachsen, dass wir der schönsten Vollendung sei- 


ner grossarligen Unternehmungen entgegenschen 
dürfen. 


F. Kugler. 


Angelegenheiten deutscherKunstvereine. 


— 


Aufforderung des rheinischen Kunstvereins. 


Gestützt auf die Erfahrung, dass in kleinen 
Kunslvereinen, aus Mangel an Milleln jeder Art, das 
Interesse der Kunst und Kunstbildung nicht nach 
dem Maasse gefördert werden kann, als es durch die 
Verbindung mehrerer Mittel geschieht, haben sich 
die Kunstvereins von Corlsruhe, Darmstadt, Mainz, 
Mannheim und Strassburg zu einem gemeinschaftli- 
chen rheinischen Kunsivereine verbunden, 
um durch vereintes Bestreben ihre Wirksamkeit für 
Kunst und Kunsibildung zu erhöhen. 

Die gemeinschaftliche Thätigkeit des rheinischen 
Kunslvereins bezweckt cine grössere Ausstellung 
neuer Kunsiprodukle, als es bisher für jeden einzel- 
nen Verein zu erreichen möglich war. Während der 
Zeit seiner Ansstellung wählt jeder einzelne Verein 
aus der Zahl der übersendeten Kunstwerke diejenigen 
aus, welche er für die Verloosung unter seine Mil- 
glieder, oder als bleibendes Eigenthum für geeignet 
findet. Die von den Kunsivereinen angekauflen 
Kunstwerke bleiben jedoch mit den übrigen bis zum 
Ende eines jährlichen Turnus verbunden; welcher 
in nachstehender Reihenfolge die fünf verbundenen 
Städte durchlaufen soll. 

Die Kunstausstellung des rheinischen Kunsiver- 
eins beginnt im Jahr 1837 mit dem 

Monat April in Darmstadt, 


„ Mai „ Mannheim, 
„ Juni „ Karlsruhe, 
„ Juli „ Strassburg, 


„ August „Mainz. 
Während dieser Zeit können Kunstwerke an jeden 


dieser Vereine geschickt werden, wo sich gerade 
die Ausstellung befindet, und gehen dann mit der 
ganzen Zahl der übrigen Kunstwerke, nach Verlauf 
der Ausstellungszeit, in die nächstfolgende Ausstel- 
lung über. 

Der rheinische Kunstverein übernimmt die Trans- 
portkosten der Zu- und Rückfracht alter ihm zuge- 
henden Kunstwerke, von denen das Brultogewicht 
einen Centner nicht übersleigt, und der Ort der Zu- 
sendung nicht ausserhalb dem Bereiche liegt, wel- 
ches von Paris, Lyon, Mailand, München, Prag, Ber- 
lin, Hamburg, Amsterdam und Brüssel umschlossen 
wird. Kunstwerke, welche von entfernter liegenden 
Orten eingesendet werden sollen, oder von denen 
das Brutltogewicht einen Ceniner übersleigt, können 
nur nach vorheriger Anfrage und geschehener An- 
nahme des belröfenden Vereins in den Turnus auf- 
genommen werden. 

Jeder Künstler kann zu jeder Zeit von dem be- 
theiligten Vereine verlangen, dass sein Kunstwerk, 
welehes bis dahin in den Turnus aufgenommen war, 
an einen Ort ausser der Verbindang geschickt werde. 
Der Verein besorgt in diesem Falle nur die Spedi- 
tion, trägt aber nicht die Kosten der Versendung. 

Kunstwerke, welche sich schon in den Händen 
von Kunsthändlern befinden, können nur nach vor- 
heriger Anzeige und ausdrücklicher Annahme in den 
Turnus aufgenommen werden, worüber derjenige 
Verein zu entscheiden hat, an welchen die Sendung 
geschehen muss. 

Die Verpackung muss von den Versendern nach 
folgender Vorschrift geschehen: Nie darf mehr als 
ein Werk, sei es Gemälde oder was sonst immer 
für ein Kunstwerk. in eine Kiste verpackt werden. 
Die Kisten der Gemälde sollen immer mit Papier 
ausgeklebt sein, und das Gemälde selbst mit propor- 
tionirten Schrauben in der Art befestigt sein, dass 
es mit der Kiste aufgestellt werden Kann: Die Kiste 
darf daher nicht grösser sein, als es das Bild nöthig 
macht, und der Deckel muss mit Schrauben ange- 
schraubt sein; mangelt eines dieser Erfordernisse, so 
wird es auf Kosten des Einsenders angeschaflt. Die 
Gemälde werden nicht aus der Kiste genommen, 
und der Uebersender bleibt daher für die vorgeschrie- 
bene Verpackung verantwortlich. 

Jeder Künstler ist verbunden seinem Kunstwerke 
eine genaue Bezeichnung des Gegenstandes, des Ver- 
fertigers, des festen Preises und der letzten Endbe- 
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stimmung, im Falle es nicht gekauft werden sollte, 
schriftlich beizufügen. 

Der rheinische Kunstverein veröffentlicht am 
Ende des Turnus eine Uebersicht seines gemeinschaft- 
lichen Wirkens. Der Ankauf jedes einzelnen Kunst- 
werkes wird jedoch von dem betheiliglen Vereine 
dem Künstler sogleich angezeigt und: die Zahlung 
geleistet. 

Indem der rheinische Kunstverein durch diese Ver- 
bindung gemeinschaftlicher Interessen das Vertrauen 
der Künstler zu verdienen glaubt, fordert er diesel- 
ben auf, durch ihre Theilnahme und schätzenswerthe 
Uebersendungen die wahren Zwecke der Kunst und 
Kunstbildung zu unterstützen. 

Das Comite des rheinischen Kunstvereins. 
Darmstadt, den 2. Februar 1837. 

In Auftrag Prof. J. Felsing. 


Nachricht. 


— 


Durch Zeitungs- Nachrichten erfahren wir aus 
Wien, dass durch eine eigens hiezu niedergesetzte 
Commission die Abtragung derSpitze des Ste- 
phans- Thurmes bis auf die Uhr herab definitiv 
entschieden sei. Unter den Thürmen gothischer Ka- 
thedralen in Deutschland ist dies einer der wenigen, 
unter den wenigen vielleicht der merkwürdigste, wel- 
cher bis. heute den külnnen und majeslälischen 
Schmuck seiner himmel-anstrebenden Spitze bewahrt. 
Wir haben dem Gerüchte von deren Abiragung bis- 
her keinen Glauben beimessen mögen, können jetzt 
aber nicht umhin, die schwere Verantwortlichkeit 
dieses Beschlusses vor dem Urtheil unsrer Nachkom- 
men in Erwägung zu ziehen. Es handelt sich hier 
nicht um die Zierde einer einzelnen Stadt, sondern 
um ein Werk, welches dem gesammten Vaterlande 
und seiner Geschichte angehört, welches der hohe 
Sinn der Vorfahren gegründet hat, um es sodann 
der Pietät der folgenden Geschlechler zur Aufbewah- 
rung anzuverlrauen. Vor Zeiten wurden, wenn es 
sich um die Förderung und die Sielterstellung hei- 
liger Gebäude handelte, Collecten im ganzen Valer- 
lande und über dessen Grenzen hinaus gesammelt 
und Erhebliches hiedurch gewonnen; — sollte denn 
gar kein Vertrauen mehr vorhanden sein, dass auch 
die Gegenwart in ähnlichem, in so hochwichtigem 


Falle Grosses zu leisten vermöge? Sollte denn jene 
Summe von 10,000 Gulden, als zu welcher allein 
das Gerüst für die Abtragung der Spilze veranschlagt 
ist, durch gar keine Miltel in soweit erhöht wer- 
den können, wie es zu der, gewiss nicht ausser dem 
Bereiche der Möglichkeit liegenden Reparatur erfor- 
derlich ist? Oder sind wir derjenigen Stufe der 
Cultur bereils eniwachsen, in welcher das Gemülh 
sich an den erhabensten Heiligthümern der Geschichte 
zur Ruhe und zum ernsten Widerstande gegen die 
Stürme der Zeit aufrichtet und sicherstellt? — 


> 


Anzeige 


Im Verlage von Dunker und Humblot zu Berlin ist so 
eben erschienen und in alle Buchhandlungen (in Ber- 
lin auch bei George Gropius) zu haben: 


Handbuch 


der 


Geschichte der Malerei 
von Constantin dem Grossen bis auf die 
neuere Zeit. 

Von Dr. Franz Kugler. 

Erster Band: Geschichte der Malerei in Italien. 
Gr. 8. Preis 2 Thaler. 


Der Verfasser wünscht mit diesem Handbuche 
einem Bedürfnisse entgegenzukommen, welches mit 
dem allgemeiner werdenden Interesse für die in unserer 
Zeit so herrlich wieder aufblühende Malerkunst im- 
mer dringender gefühlt wird. Es fehlte nämlich an 
einem kurzen, leicht verständlichen Faden, der den 
Laien in die verschiedenen Hauptrichlungen der Kunst 
einführt und ibm in klaren und deutlichen Zügen die 
ganze historische Entwickelung derselben bis zur 
neuesten Zeit übersichtlich darstellt. Nach dieser 
Auflassung seiner Aufgabe hat der Verfasser den vor- 
liegenden ersten Band, welcher die italienische Ma- 
lerei umfasst, bearbeilet, und wird in dem zweiten, 
der bereits unter der Presse ist, die übrigen Schu- 
leo behandeln. Um die praktische Brauclbarkeit des 
Buches zu vermehren, hat sich der Herr Verf. die 
Mühe genommen, ein Orlsverzeichniss auszuarbeiten, 
welches die wichtigeren der von ihm erwälinten Ge- 
mälde nach den Punklen, wo sie gegenwärtig zu 
finden sind, zusammenstellt, und welches dem Schlusse 
der beiden Bände angehängt ist. 


Gedruckt bei J. G. Brüschcke, Breite Strasse Nr. 9. 


